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CAPÍTULO 1
El arte de Pablo Picasso no se suele definir como arte político; Picasso no es un
artista muy definido por sus ideologías políticas. Pero en el año 1937, la guerra civil
española le involucró en el contexto político de su país natal en varias maneras. Una de
ellas fue dieciocho imágenes pequeñas en dos aguafuertes relacionadas con la situación
del momento en España. Picasso las completó entre enero y junio del mismo año, y las
nombró Sueño y mentira de Franco. El proyecto también incluyó un poema satírico que
acompañaba las viñetas, y las tres partes juntas constituyen la primera obra de Picasso
con información claramente política. Estas dos planchas fueron unas precursoras a su
próxima obra, Guernica, y representaron temas parecidos. Es posible ver la transición y
mezcla de estilos prominentes en el trabajo de Picasso.
Pablo Diego José Francisco de Paula Juan Nepomuceno María de los Remedios
Crispin Crispiniano de la Santísima Trinidad Ruiz y Picasso nació en Málaga, España el
día 25 de octubre en el año 1881. Él pasó su juventud en Málaga, con su padre y una
familia compuesta de numerosas mujeres. Su padre trabajaba como artista y enseñaba en
la escuela de arte; Picasso creció con mucha influencia artística. Desde una edad muy
joven, éste tenía habilidades artísticas y representaba sus talentos en su pintura. Cuando
Picasso tenía ocho años, él pintó su primera obra, Picador. Unos años después en 1895,
Pablo, con sus padres y dos hermanas, se trasladaron a Barcelona. En 1898, Picasso tuvo
su primera exposición individual en Barcelona en el café Els Qatres Gats. Picasso ya
había encontrado a un grupo de artistas muy influyente que también frecuentaron el café.
La familia de Pablo quería que él estudiara en la escuela de arte plástico en
Madrid, y Pablo pasó un año en la ciudad antes de irse a Francia. Cuando se fue a Paris,
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Picasso decidió seguir una ruta distinta de la de las esperanzas de su familia. El artista ya
había empezado a poner más distancia entre sí mismo y su familia. Después de haber
experimentado con su apellido por un tiempo, Pablo “opted to use his mother’s name,
rejecting his father’s uninspiring artistic legacy” (Cox, 17). Picasso se separó más de su
padre y de España. En 1904, Picasso se instaló definitivamente en Paris. Después de este
año, Picasso se quedó viviendo en Paris. Su posición y fama como artista se desarrolló, y
también su vida social. Se asociaba con otros artistas quienes le influyeron e impactaron
su arte. Al principio de su vida en Paris, Picasso se relacionaba mucho con Carlos
Casagemas, uno de sus amigos mejores. Luego, Picasso pasó tiempo con Henri Matisse,
Gertrude Stein, y Max Jacob, entre otros. Picasso llenaba su vida de amantes y mujeres
quienes están representadas en muchas de sus obras; sería posible crear una historia de su
arte relacionado sólo con sus mujeres. Ellas crearon angustia para Picasso, y Pablo dijo
que la época después de 1935 fue “the worst time of his life. The central problem was his
attempt to divorce Olga Khokhlova while Marie-Thérèse Walter, still a closely guarded
secret in his life, became pregnant with their daughter” (Cox, 24). Picasso siempre ponía
mucha importancia en sus relaciones y tenía muchas amistades.
Hoy en día, Picasso es conocido por su creación del Cubismo con su amigo, el
artista, Georges Braque. Pero antes de crear el Cubismo en 1908, el estilo de Picasso
había cambiado mucho. En relación con su arte en general, su amigo Jaime Sabartés
escribió, “[Picasso] construye el mundo de la realidad sacado de la eternidad de sus
sueños” (Sabartés, 89). Su arte siempre ha sido diferente de él de sus colegas; nunca
abandonó la técnica y manera de expresión en relación con una narrativa externa. Se
puede dividir su evolución artística en varias etapas, empezando con el periodo azul entre
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1901 y 1903. En 1901, su amigo Carlos Casagemas se suicidó, y Picasso se puso
increíblemente triste. Los colores azules predominan las obras, con un sentimiento grave.
Dos años más tarde empieza el periodo rosa, cuando su arte se enfoca en los colores
rojizos y tonos rosados.
Se dice que el primer cuadro del estilo del Cubismo es Las señoritas de Avignon,
con nuevas técnicas y maneras de expresión. Como se puede ver en esta obra, hay una
diferencia en los métodos de pintar y mostrar el sujeto en comparación con las obras
anteriores. Existe una escena o un fondo fragmentado, las figuras constituyen el espacio,
y no hay dimensión en la obra. Las caras no son realistas, y “it is precisely these most
individual details that are subjected to the greatest, indeed, grotesque distortions and
dislocations” (Boeck y Sabartés, 142). Trata la naturaleza a través de formas geométricas,
con influencias de arte africano y ‘primitivo.’ La deformación del espacio y de las figuras
se distingue entre el Cubismo y los estilos anteriores. Los estilos del pasado suelen tener
sólo un punto de vista, mientras Picasso empieza a “render forms as if seen from different
viewpoints, which made it reveal things in their ‘total existence’” (Cox, 42). El arte típico
del mundo occidental utiliza una perspectiva, y el Cubismo pinta con muchos elementos
sacados de una realidad imaginaria.
El Cubismo no era una idea completamente nueva en el mundo de arte. Muchos
artistas también llegaron a un estilo parecido después de intentar pintar durante la época
del Impresionismo. Matisse también se aventuró en obras con características parecidas a
las del Cubismo, y Braque y Picasso trabajaron juntos para crearlo. Los dos utilizaron
algunas ideas de artistas anteriores, y “Only Cézanne, who sought to combine the
Impressionist heritage with a solid structuring of the picture surface, could be of possible
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use to Picasso” (Boeck y Sabartés, 141). En 1907, la exposición en memoria de Cézanne
mostró sus luchas con la idea de la tercera dimensión que también planteó problemas para
Picasso y Braque. Las obras del Impresionismo carecían de imaginación y fueron
demasiado formales para ellos, y “Picasso restored to painters their central position in the
creative process” (Daix, 197). El estilo más abstracto e imaginativo del Cubismo liberó el
artista y produjo una época menos tradicional. Aunque el estilo de Picasso cambió otra
vez antes de la guerra civil española, él pintó con una influencia del Cubismo.
A pesar de que muchos artistas intentaron no relacionarse con la política durante
los años treinta, la Segunda Guerra Mundial demandó la atención del mundo. España,
durante el año 1936, entró en su propia guerra que duró casi cuatro años. La guerra civil
española empezó con un golpe de estado el 17 y 18 de julio. Anteriormente a esto, una
inestabilidad social, política y económica estaba desarrollándose en el país. La República
española (que duró desde 1931 a 1939) intentó llevar a cabo muchos cambios, pero no se
cumplieron todas las expectativas. En los últimos años de la República, ocurrieron
muchas huelgas e intentos de los nacionalistas a recuperar su poder político. Algunas
causas de la guerra civil incluyen: presiones políticas y sociales, condiciones de
debilitamiento político, y profundas diferencias entre la sociedad civil. Todas estas causas
juntas se acumularon, y en combinación con el asesinato de José Calvo Sotelo, el líder
político de la derecha, los nacionalistas decidieran unirse contra el gobierno de la
República. Los nacionalistas, dirigido por el general Francisco Franco, tenían el apoyo de
la burguesía, la Iglesia Católica, la oligarquía industrial y las facciones rebeldes del
ejército de España. Estaban armados por los otros gobiernos fascistas durante esta época,
los de Alemania e Italia. En contraste, los republicanos recibieron el apoyo de la Unión
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Soviética y las democracias europeas, y bajo el presidente Manuel Azaña, el del gobierno
español. Los recursos de las dos partes no eran iguales, y los nacionalistas estaban mejor
organizados que los republicanos. La guerra se metió de lleno en España en una lucha
constante y años de descontento, miedo y angustia.
Durante los años anteriores y la guerra civil, en particular, Picasso estuvo fuera de
España. Mientras trabajando y recibiendo información desde afuera, él se mantuvo fuera
de la política. Antes de la crisis de la República en los últimos años, Picasso ya había
declarado su lealtad a los republicanos. El compromiso de Picasso en la guerra civil
empezó cuando Manuel Azaña, el presidente de la República, “asked Picasso to become
honorary director of the Prado Museum” (Cox, 95). El presidente quería utilizar el artista
y su fama como propaganda contra la lucha cultural propagada por el bando Nacionalista.
Picasso ya había declarado su posición contra Franco y su apoyo al gobierno republicano,
y aceptó la posición de director en septiembre de 1936. Algunos meses después, Picasso
se involucró más en la guerra con una visita que le “hicieron a Picasso varios miembros
del gobierno republicano. Su intención era pedirle que presidiera con un gran mural
propagandístico al Pabellón Español, en la Exposición Internacional que se celebraría” en
el verano (Arias Serrano, 290). Y con esta reunión empezaron las ideas que
eventualmente construyen la obra formidable, Guernica. Aunque fuera de España,
Picasso seguía recibiendo información de la guerra por las noticias y los periódicos y
tenía más interacción con lo que estaba pasando.
En el contexto del año 1937, Picasso ya había creado el Cubismo y estaba
pintando con un estilo más expresionista. La guerra civil española ocurre en 1936 y
España está dividida entre los dos bandos. Aunque Picasso no está en el país, él empieza
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a participar con su arte y su posición honorifica en el Prado. Pero “no podemos olvidar
que [Picasso pasó] la guerra fuera de España, lo que le permitió expresar sus ideas de una
manera más libre, pero también más fría y desapasionada” (Arias Serrano, 283). Como
veremos más adelante, estas viñetas funcionaron en el servicio de una ideología política y
para despertar conciencia con respecto a las consecuencias de la guerra. Picasso hizo las
viñetas con este propósito en mente, y no era necesario incluir aspectos tan intensos. El
contenido ya tenía un mensaje profundo. Tomando esta idea en cuenta, se pueden
analizar las imágenes de Sueño y mentira de Franco que Picasso empezó a producir seis
meses después del comienzo de la guerra civil española.
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CAPÍTULO 2
Entre enero y julio de 1937, Picasso produjo dos planchas de aguafuerte con 18
escenas pequeñas que se llaman Sueño y mentira de Franco. Las imágenes están
ordenadas en un cuadro de tres columnas y tres filas, con nueve imágenes en cada
plancha. Picasso las grabó en dos fases, con las primeras catorce fechadas el 8 y 9 de
enero. Él se quedó sin grabar los cuatro otros cuadros hasta el 7 de junio del mismo año.
Al concluir las dos planchas, “the prints were issued in an edition of 850, accompanied
by a portfolio by a color lithograph of a prose poem by the artist” (Cox, 97). Con respeto
a un aguafuerte, las imágenes y palabras están al revés y empiezan a la derecha de la
página. Las escenas no se leen en una manera seguida, no narran una historia o
argumento, pero todos los cuadros tienen una imagen conectada con la guerra. Este
trabajo de Picasso denuncia la guerra civil en general, y critica a Francisco Franco.
Para empezar, esta tesina hará un análisis visual de las 18 viñetas. Grabadas en la
primera fase, las primeras nueve imágenes representan a Franco en situaciones cómicas,
satíricas, y posiciones controversiales. Picasso deja claro que la figura en los aguafuertes
es Franco por su famoso bigote. El primer cuadro representa a Franco sobre un caballo,
con una espada y una bandera. En el segundo, Franco sigue agarrando las dos cosas en
sus manos, pero está caminando sobre una cuerda y tiene un pene enorme. El próximo
demuestra Franco atacando un busto clásico, y después Picasso le pinta vestido como una
cortesana con una flor y un abanico. El número cinco representa a Franco vestido en su
ropa normal, pero hay un toro que le está empitonando a Franco. En el siguiente cuadro,
Franco reza frente una moneda que vale un duro. La última fila tiene imágenes de Franco

7

expeliendo serpientes de su cuerpo, cazando su propio caballo que tiene alas, y
finalmente montando un cerdo con una lanza en su mano.
Las escenas siguen en la segunda plancha, con las primeras cinco fechadas en
enero de 1937 y las últimas cuatro terminadas en julio de 1937. Las primeras cinco son
del mismo estilo y tema de la primera plancha, pero las otras se relacionan más con el
Guernica y no tienen dibujos de Franco. En el primer cuadro, Picasso muestra a Franco
comiendo un caballo muerto. Las próximas dos imágenes representan los restos de una
batalla, con el cuerpo de una mujer y un caballo arropando con su cuello a un hombre. La
segunda fila tiene dos cuadros más con representaciones de Franco: el primero con la
cabeza de un toro, y el segundo representa a Franco como un animal luchando contra el
toro. Aquí es posible ver la diferencia entre los cuadros de las dos fases; los últimos
cuatro están más relacionados con el Guernica. Representan una mujer llorando, una
madre y su niño saliendo de una casa en llamas, una madre e hijo muertos, y finalmente,
una mujer herida por una flecha.
De hecho, este estilo artístico de Sueño y mentira de Franco expresa modales
distintos de los de las otras obras de Picasso. Nunca había hecho una aguafuerte con
pequeñas imágenes o escenas parecidas a un cómic. En este momento, Picasso solía
pintar o crear esculturas, y utilizaba colores y materiales con dimensión. Pero al usar este
estilo nuevo, Picasso “was lifting a cartoon strip … to the dimensions of an historic
painting … by radical alteration of his image’s space-time and by the invention of
appropriate pictorial methods” (Daix, 250). La técnica ayuda a expresar la imbecilidad de
Franco, la tensión política, y los sentimientos contra la guerra. Las imágenes siguientes
en una representación cuadrática parecen como una historia para leer; las planchas
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demuestran escenas conectadas, y juntas tienen un mensaje coherente. También, cada
cuadro tiene su propia importancia como un mensaje en apoyo del partido republicano.
Originalmente, cada cuadro iba a ser una tarjeta postal y tenía que demostrar una idea
más abarcadora. Como lo veremos más adelante, una de las imágenes es como una
sinécdoque para los sentimientos contra las guerras y las ideas contra Franco. Cada postal
hubiera funcionada como una parte por el todo; una de las imágenes podría contar el
mensaje de todas. Este estilo contrasta con su estilo normal. Sueño y mentira de Franco
indica una manera distinta de retratar los pensamientos de Picasso.
Como consecuencia del contexto y el tema de las dos planchas, Sueño y mentira
de Franco es la primera obra explícitamente política de Picasso. Antes de esta época,
Picasso no intervino en la política ni de su país natal ni de la de Francia. Pero la guerra
civil española creó una situación sin precedente para artistas y ciudadanos por igual. El
arte anterior se enfocaba en los cambios en la vida del artista, en sus amigos y mujeres, y
en la búsqueda de un arte nuevo. Pero durante los años treinta, la guerra empezaba a
infiltrar las vidas en todo el mundo. Los dos aguafuertes “[were] to be political simply
by historical context” (Cox, 104). Después de su entrada en la guerra civil, los trabajos de
Picasso eran más relacionados con asuntos políticos. Estas 18 imágenes tienen contenido
claramente político, con una denuncia de Franco, y “eran las caricaturas más sangrientas
que había hecho jamás” (Arias Serrano 290). Picasso no intentó ocultar la identidad
verdadera de Franco en los dibujos, y directamente acusó a los nacionalistas y la guerra.
A continuación, se puede ver el cambio a un arte político en la técnica, también. Picasso
había utilizado aguafuertes para informar acerca de la historia, pero ahora “he turned it
into political denunciation” (Daix, 248). Aquí, las aguafuertes tienen un propósito
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diferente- el de contar una historia política. Entre la colección de obras de Picasso, Sueño
y mentira de Franco se hallan algunas de las más satíricas, inventivas y políticas.
Con el deseo de compartir su mensaje, Picasso utilizó el cómic y el formato de
una tarjeta postal. En el folio, las medidas de las dos planchas son 31,7 por 42,2
centímetros. Cada postal mide 10,6 por 14 centímetros. En contraste con una obra o
escultura cubista, las imágenes pequeñas eran más reconocibles y claras para el público.
También, las tarjetas podían llegar a mucha gente, y no sólo la gente que iba a museos.
Con los aguafuertes, “his intention had been to make postcards or tracts which would
have an impact on the Spanish people” (Goeppert, 82). Picasso quería utilizar su poder
como artista y figura nacional para apoyar al bando republicano en la guerra civil. En
1937, con la Exposición Internacional, el gobierno español iba a promocionar su causa y
luchar contra Franco. En vez de imprimir las cartas/tarjetas y enviarlas él mismo, “Estas
postales iban a venderse, junto con una reproducción del Guernica, en el pabellón de
España” (Lorente y Francisco, 356). Principalmente, Picasso quería ganar dinero con la
comercialización de las tarjetas para apoyar al ayuntamiento. Las postales se podían
vender mejor que reproducciones de un cuadro; eran más pequeñas y más fáciles de
diseminar. Ellos podían recaudar más dinero con muchas ventas. Como Picasso apoyó a
los republicanos, “the proceeds from the sale of the etchings went to a fund aiding the
Spanish Republicans” (Goeppert, 82). En el contexto de una guerra, era importante para
Picasso compartir los sentimientos contra Franco y los nacionalistas.
Además, las tarjetas postales representaban un aspecto nuevo del arte: la
reproducción mecánica. Un motivo de utilizar las postales como una manera de enviar
información vino de la facilidad de reproducirlas. No costaba mucho dinero en copiar e
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imprimir cartas pequeñas sin colores, y Picasso sólo tenía que dibujar una copia para
crear la obra completa. Con la posibilidad de reproducir mecánicamente, era más fácil
tener muchas copias de una obra. En vez de pintar un cuadro, eligió una tarjeta porque
“La reproductibilidad técnica de la obra artística modifica la relación de la masa para con
el arte” (Benjamin, sección 12). Picasso podía ponerse en contacto con el público y con el
país de España desde afuera. Estas representaban 18 imágenes distintas con mensajes
parecidos, todo con el propósito de apoyar el gobierno. Más personas podían ver la
denuncia de Franco y los sentimientos antiguerras/contra la guerra. Era un proceso
semiótico- un símbolo de la violencia en España y como Picasso la desató. La
reproducción mecánica creaba una importancia doble para el arte gráfico, “la posibilidad
de poner masivamente sus productos en el mercado, sino además la de ponerlas en
figuraciones cada día nuevas” (Benjamin, sección 2). Cada persona y cada día representa
una perspectiva nueva o distinta con la reproducción mecánica, y ayuda a propagar un
mensaje.
Este mensaje apoyaba el bando Republicano y fue como un tipo de propaganda
durante la guerra civil española. Durante los primeros meses de la guerra, Picasso adaptó
una posición antiguerra. Sus sentimientos correspondieron más con el bando
Republicano, pero él se resistía a la guerra y a la política del momento. No era común ver
temas políticos en el arte de Picasso. Sin embargo, con la guerra civil, Picasso empezó a
transmitir emociones más relacionadas con la política. Picasso dijo, “En mis obras de arte
más recientes manifiesto claramente mi repudio a la casta militar que ha hundido a
España en el océano del dolor y muerte” (Lorente Y Francisco, 357). Como una respuesta
a la situación de España, Picasso utilizó las viñetas como propaganda para compartir este
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repudio. Las viñetas representaban una manera de crear arte y de compartir su comentario
contra la guerra y el dolor de su país. También, para Picasso, su posición contra la guerra
era igual que ser antifranquista. Muchas personas que tuvieron una afiliación con los
Republicanos pensaron lo mismo que Picasso, y no fueron tan radicales en términos
ideológicos como Franco y los Nacionalistas. Con su posición contra Franco y los
Nacionalistas, Picasso quería compartir este mensaje en su arte. Así, Picasso creó Sueño y
Mentira de Franco como propaganda para socavar los esfuerzos de Franco y de la guerra.
Aunque Picasso no fuera el único artista en demonstrar mensajes políticos en su
arte, tenemos que desmitificar el papel del arte en este caso. Picasso utilizó el arte en
servicio de una ideológica política, pero en una manera inusual y sin muchos precedentes
en la historia de España. Anteriormente, Francisco Goya había hecho arte parecido al de
Picasso y académicos como Freeman han discutido la influencia considerable de Goya en
el arte de Picasso (Freeman, 87). Se puede ver una conexión aquí entre Los caprichos de
1797 a 1978 y Sueño y Mentira de Franco. Pero Picasso fue influido por Francisco Goya
en mucho de su arte, y especialmente con esta inspiración. Los caprichos era una obra de
80 aguafuertes que condenaba la sociedad española y criticaba las locuras de su época.
Con esta obra, Goya representaba una manera de demostrar escenas más políticas y
cargadas. Ambos artistas ilustraban lo monstruoso como algo normal a través de las
imágenes en sus obras. El estilo parecido a un cómic o dibujo normal representaba una
forma menos intimidatoria y más realista. En sus representaciones, demostraron la
monstruosidad de lo normal. En el fondo de su mente, Picasso tenía las ideas de Los
caprichos y las utilizaba para decir su mensaje político. Además, era sin precedentes en la
vida de Picasso utilizar sus obras por esta razón. Su propósito de crear las viñetas tenía

12

más que ver con el movimiento antiguerra que su deseo de dibujar y crear arte. Las ideas
detrás de las viñetas no eran sobre la ideología, sino más bien sobre las consecuencias
que podría traer su creación. Picasso quería llamar la atención hacia el poder del arte
frente a los efectos de la guerra y de Franco. Él quería que la gente lo viera y que el arte
pudiera cambiar sus emociones y opiniones. En la mente de Picasso, también, “lo
verdaderamente importante es que, por encima de cualquier ideología política, lo que esta
obra despertó en [él] fue el sentimiento” (Arias Serrano, 294). Como veremos luego,
Picasso quería provocar una respuesta personal de la audiencia. Él quería que la gente
sintiera un efecto después de ver las viñetas. No era sólo una obra para ver y pasar, era
una obra para empezar pensamientos y cambios. Con el cambio de su arte tornándose
hacia el mundo político, Picasso también cambió su mente e invitó el público a pensar
más en las consecuencias de la guerra. El arte empezó a involucrarles en las
implicaciones de la situación del momento en España.
Pero, ¿a qué público se dirigía Picasso? Se sabe que Picasso iba a vender las
viñetas en coordinación con el partido Republicano para apoyarlo. Su propósito era
expresar una oposición al partido de Franco y obligar al público pensar acerca de la
situación de manera más detenida. Las viñetas utilizaban un lenguaje visual más
comprensible para mucha gente. No tenían el estigma de las bellas artes ni de los museos;
eran más relacionadas con la sociedad y su mundo. También, Picasso no vivía en España
cuando hizo las viñetas, y estaba en comunicación con personas de varios países. Este
formato le ayudó pues a compartir su mensaje con mucha gente. El estilo de las viñetas
como postales también representaba una manera de enviar las ideas a muchos sitios que
llegaran a personas en todo el mundo. En el contexto de la guerra civil española, las
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postales podían llegar a toda España, con la intención de denunciar al partido de Franco.
A lo mejor, era una posibilidad de alcanzar a las personas que apoyaran a Franco
también. El arte tenía el poder de demostrar una verdad y cambiar opiniones. Picasso
podía mantener el apoyo de las personas que ya le apoyaban, y podía esperar cambiar las
mentes de las demás.
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CAPÍTULO 3
A pesar de la situación tensa en España con la guerra civil, Picasso utilizó
elementos del humor, ironía, y sátira en las 18 viñetas. Las imágenes juegan con los
chistes y las bromas de la sociedad durante este tiempo, y también con las tradiciones del
país. Existen muchos ejemplos del humor en los dibujos, como veremos más adelante, y
es importante notarlos. Además, el mensaje de las viñetas está afectado por el uso de la
sátira y dicho humor. Picasso deliberadamente quería incluir este humor para cambiar el
significado de los dibujos. Todo es relacionado, también, con el estilo del cómic y la
sátira inherente en el cómic. En el caso de Sueño y mentira de Franco, el humor es muy
importante para entender la obra.
En el diccionario de la Real Academia Española, el humorismo queda definido
así: “Estilo literario en que se hermana la gracia con la ironía y lo alegre con lo triste”
(Acevedo, 46). Esta definición sigue siendo útil para hablar de un estilo de arte, como un
dibujo o cómic en el contexto de una guerra como la Guerra Civil. Para entender otro
aspecto del humor, la definición de la ironía es: “Figura retórica que se comete cuando
se da a entender lo contrario de lo que se dice” (Acevedo, 46). Con estas definiciones en
cuenta, se puede explorar la presencia y articulación del humor en esta producción
artística.
En general, el humor aparece en muchos tipos de arte: la literatura, la pintura, el
cine, etc. El humorismo lleva siglos apareciendo en el arte; al principio, apareció por vías
orales de generación en generación. Aunque cada estilo de arte tiene su propia manera de
representar el humor, muchos “Suelen tener un carácter de críticas, pues en el fondo de la
naturaleza humana está el anhelo de perfección y únicamente pueden reformarse aquellas
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cosas que han sido – primero – criticadas” (Acevedo, 39). En muchos casos, el humor
tiene un mensaje más profundo y menos superficial que hace sonreír, pero existe un
significado subliminal. El papel del humor en el arte es representar esta crítica y explorar
las posibles reformaciones. Artistas representan el humor en su arte como “una actitud
ante la vida que entraña una mirada distanciada, en ocasiones escépticas, en otras
melancólicas” (Catalá-Carrasco, 26). Utilizan el arte como un espejo para ver las
situaciones del momento. Para ver el significado del humor en las 18 viñetas, es necesario
tener en cuenta estas relaciones y también las definiciones del humor y de la ironía.
La manera en la que Picasso utilizaba el humor no era muy distinta de la de otros
artistas y ejemplos de la época. Existía una crítica de varias cosas: la guerra civil
española, la política, Franco, y la situación de España, entre otras cosas. Picasso creó esta
crítica y utilizó el humor para llamar la atención de la audiencia a la situación del
momento en España. La crítica de las imágenes reproduce un humor que “introduce
desorden en la realidad, así pues, funcionaría como un resorte desestabilizador del orden
establecido” (Catalá-Carrasco, 34). Con este propósito en mente, las imágenes de Picasso
también funcionaban como una manera de provocar la situación política de su país.
Representaban algunos sentimientos comunes del público e intentaban compartir estas
opiniones. El humor era una manera menos seria de demostrar la tristeza del contexto
histórico de España. Picasso intentaba incluir un punto de vista más accesible para el
público y más distanciado del contexto político. Hay un punto de vista un poco más
distanciado, también porque Picasso no estuvo en el país. Utilizó el humor para crear una
accesibilidad a toda la gente, sin hacer caso de su participación en la guerra. Sin embargo,
las viñetas abarcaban unas que eran cómicas por su imagen y otras eran más cómicas por
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su contenido. El humor planteaba cierto escepticismo sobre la situación, y comentaba en
el futuro de Franco y de España.
Entre las dos planchas de Sueño y mentira de Franco, esta tesina se enfocará en el
humor de cinco de las imágenes. En todas, hay la figura de Franco con su conocido
bigote, pero tiene una cabeza parecida a un tipo de animal o algo no humano. La cabeza
tiene tres antenas con un ojo al final de cada una. Como una base de todas las viñetas,
Picasso representaba a la figura de Franco en una manera cómica y con sátira. Franco es
el sujeto de 14 de las viñetas y está representado en posiciones grotescas, cómicas,
inusuales. Las situaciones no son realistas; las dos planchas tienen un sentimiento de
ficción o de cuento mitológico. Cada escena tiene su propia característica extraña, y todas
las escenas juntas tienen un humor específico. Franco encarna la figura perfecta para
representar la situación de España; él simboliza la brecha en la sociedad, la guerra civil, y
las luchas del momento. Franco era un hombre muy poderoso, pero dependía en su
posición social y sus éxitos. Era un buen ejemplo del partido nacionalista, y una cara
conocida. Por un lado, Picasso le escogió para encarnar los chistes a causa de su fama y
reputación. Los españoles eran conocidos por su terquedad y orgullo; Franco era
“demasiado orgulloso para admitir que nadie pueda valer más que él,” y Picasso jugaba
con esta idea en sus viñetas (Acevedo, 121).
La segunda viñeta demuestra a Franco caminando sobre una cuerda con una
espada y una bandera, y lleva un gorro y una corona. La figura tiene un pene muy grande
y unas nalgas peludas; el pene está llevando la bandera con algunos símbolos pequeños.
En las dos manos de Franco hay la espada y una nube conectada por un hilo. Sus piernas
y pene son más grandes que el resto de su cuerpo. Existe humor en el grafismo de la
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viñeta y también en el contenido. Es cómico que la figura tenga un pene tan grande que
lleva una bandera, y que las proporciones de su cuerpo no sean correctas. Durante esta
época, el cuerpo era tabú a causa del catolicismo. El pene aquí hace una referencia a la
religión, porque el catolicismo se centraba en el hombre y es una organización chovinista.
Pero no era algo aceptado alardear su cuerpo o mostrarlo desnudo a todo el público. En
esta viñeta, Picasso disminuye a la figura de Franco cuando demuestra su pene a la
audiencia de manera pornográfica. Picasso pone énfasis en la hombría de Franco, pero en
una manera inapropiada y ridícula. Al artista, le interesa mucho “the deification of the
male member – the reproduction of nature’s supreme reproductive force” (Claire, 88).
Pero aquí su pene domina la imagen de manera poco alagadora, y se ve más bien la
naturaleza egocéntrica de Franco. Es cómico, también, que Franco y su pene lleven
ambos un gorro y una corona. La corona implica una posición de poder del que la lleva,
pero también es sólo un símbolo visual y no tiene significado fuera de lo visual o del
significado semiótico que se supone conllevar. Cualquier persona puede llevar una
corona, especialmente en un dibujo u obra de arte. La cuerda en el que está caminando
Franco casi está en el suelo, y parece como un acto de trapecio. En su uso de símbolos del
circo, Picasso añadía a la idea del entretenimiento. El propósito de un circo era entretener
y divertir a la audiencia, con actos de humor y riesgo. Las personas en un circo
cuestionaban los límites y jugaban con el riesgo. Los actores proyectaban a la audiencia
sus logros y acciones. Picasso minaba la capacidad de Franco a ser admirado porque por
una parte es tan pesado que tira la cuerda hacia abajo. Por otra parte, la cuerda al estar a
ras de suelo implica que no hay mucho riesgo de que Franco se hiciera daño si llegara a
caerse. Además, Franco refrena la nube con el hilo lo cual parece como si estuviera
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intentando escapar o volar. La escena es cómica por todos los elementos inusuales, y es
cómico que Franco esté en esta situación. La viñeta critica a Franco y la situación de
España que era parecida a un circo. Era triste que esta persona fuera el líder del gobierno,
y Picasso quería mostrar el horror de la situación. Para hacérselo más accesible al
público, Picasso inscribe a Franco en esta situación extraña para representar la falta de
propósito en sus ideas y sus acciones inmaduras. Era una manera de compartir la
naturaleza infantil de Franco y su vida durante ese momento.
El humor sigue con la sexta viñeta con Franco rezando frente una moneda en un
sitio rodeado por alambre de púas. La moneda vale un duro, y está elevada encima de un
podio. Otra vez, Franco lleva dos gorros, y uno es como un gorro de un agente de policía
mostrando la complicidad entre la iglesia, el ejército, y el dinero. Franco está sonriendo y
está arrodillándose ante el podio. En contraste con la viñeta anterior, el pene de la figura
es más pequeño y de un tamaño normal. En España durante esta época, el duro era un
nombre informal para la moneda de cinco pesetas. Entonces, Franco reza frente una
moneda más pequeña, pero una moneda que todavía representaba mucho dinero para
mucha gente. La peseta era única a España- Picasso representaba a Franco rezando a una
cosa representativa de su país. Franco está declarando su lealtad a España y al dinero.
Pero también Picasso muestra el valor del dinero, que significaba poder y posibilidades y
al llamar esta moneda “duro” enfatiza el valor duradero de lo que representa. Picasso
presenta un humor en el tamaño grande de la moneda, y en que Franco reza frente a ella.
Popular en España durante esta época era un dicho que decía, “te he faltado el canto de
un duro.” Significaba que ha estado muy cerca de algo, y es posible que Picasso quisiera
representar el poder de Franco un poco fuera de alcance. La sección muy pequeña
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rodeada por alambre de púas que tiene solo Franco, la moneda, y un banco de iglesia es
graciosa como imagen en sí. En el mundo de la política, es conocido que la gente está
motivada por el dinero, pero se ve aquí que la moneda tiene un estatuto más alto. Franco
parece seguro dentro de la valla, pero a la vez parece como un prisionero de la moneda.
Picasso juega con el poder de la moneda contra el poder de Franco, y disminuye a Franco
cuando demuestra que él no es el líder definitivo o que el duro no solamente representa a
los nacionalistas sino a toda España. Hay sátira en que el dinero vale tanto, y esta
representación es cómica con Franco haciendo la reverencia a la moneda. Franco no
parece como un hombre tan poderoso e importante cuando él está debajo de algo o al
servicio de algo tan simbólico como el dinero.
La próxima viñeta, número siete, representa a Franco con su cuerpo distorsionado
y expeliendo serpientes. Igual que la segunda viñeta, Franco lleva una corona y un gorro
en su cabeza. Los dos representan intentos de demostrar a Franco como un tipo de
persona, con disfraces. Los dos juntos demuestran la meta de Franco de “llevar muchos
gorros” en su posición, de tener muchas responsabilidades y hacer muchas cosas
distintas. En un brazo, tiene algo parecido a un arma que está vertical. Hay una bandera
en el fondo y está conectada con otro poste por un hilo de alambre de púas. El cuerpo de
Franco no tiene piernas, pero hay un saco debajo de su torso que expele las serpientes.
Casi diez serpientes están en el suelo con sus caras y lenguas visibles. La escena es como
un caos; tiene muchas cosas inusuales y poco realistas. Es cómica por la abundancia de
serpientes que viene del saco, por la mirada de confusión en la cara de Franco, y por el
caos. En este cuadro, Franco ha perdido su poder a causa de las serpientes; éstas se han
apoderado del cuerpo de Franco y él no se puede mover. Otra vez, se ve el impacto de la
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Iglesia Católica en las serpientes. Estas representan las fuerzas diabólicas en el
catolicismo, y la audiencia puede ver la interacción que Franco tenía con la Iglesia.
Franco tiene un arma, pero no lo usa aquí, y está indefenso frente a la naturaleza. Es
cómico ver la vulnerabilidad de Franco en situaciones excéntricas, que nunca pasarían a
otra gente. La imagen provoca un sentimiento de desconfianza y un aspecto sospechoso,
y Picasso utilizó estos sentimientos en una manera burlesca para enfatizar la naturaleza
escurridiza de Franco.
Al final de la primera plancha de viñetas, la imagen número nueve también
representa a Franco en una escena chistosa. Franco está montando un cerdo con una lanza
en su mano. Sus brazos son muy grandes, pero sus piernas son muy pequeñas y su cuerpo
es casi el mismo tamaño que el del cerdo. Esto es reminiscente de Sancho Panza montado
un burro más pequeño que él en el Quijote, aunque sin los simbolismos positivos que éste
encarna en la novela. Esta referencia a Quijote se aprovecha del saber popular en la
cultura española para enfatizar los simbolismos. Franco lleva un gorro grande, y la lanza
tiene un cartel al final del palo. Los dos parecen como si estuvieran yendo en la dirección
del sol y que van a luchar contra alguien o atacar el sol. Franco parece muy grande
porque está encima del cerdo, pero a la vez él no puede ser tan grande porque es el
mismo tamaño que el cerdo, rebajando a ambos: la figura animal y la de Franco. Algo
cómico de esta imagen es la relación entre España y las comidas que vienen de un cerdo;
el jamón es una de las comidas más populares en el país. Franco está montando el cerdo
en un intento de luchar, pero el cerdo no es un tipo de corcel muy común en las guerras.
Un cerdo no es un animal muy elegante o fuerte- es un animal muy gordo y lento. Picasso
crea una broma sobre el ejército de Franco e intuye que no es un gran líder y no es muy
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intimidante. La escena parece como un cuento de niños, y Franco no parece muy serio
encima del cerdo. Esta ridiculiza a Franco y su partido.
Finalmente, en la segunda plancha en la imagen número 14, hay otro ejemplo de
humor. Aquí, Franco está representado como un tipo de caballo, luchando contra un toro.
Picasso era fascinado con la corrida y utilizaba el toro en su arte en muchos modos. El
toro empezaba a representar el país de España y su cultura, era un símbolo conocido y
unificador del país. Aquí representaba la masculinidad y la lucha. El caballo está
gritando con angustia y su cuerpo está quebrado en dos partes. Hay banderas y objetos
saliendo de la rotura en su cuerpo. Los objetos son símbolos del país y de la cultura de
este momento, pero representan la brecha entre España durante la Guerra Civil. Toda la
cultura se está quebrando y está fuera de su lugar. Se puede ver el contorno de la cabeza y
los cuernos del toro; él está encima del caballo quien está cayéndose en el suelo. Picasso
utiliza un humor más cínico y oscuro en esta viñeta. Es una imagen casi realista de dos
animales luchando, pero es demasiado falsa en los detalles. Picasso introduce un
desorden y el cuadro representa una escena caótica, con mucho movimiento y acción. El
caos pone de relieve la diferencia entre la corrida que es un arte definido y coreografiado
y el evento que Franco está creando. Aunque la lucha ocurre entre un caballo y toro,
Picasso aclara que el caballo es Franco por las otras figuras en las viñetas. El caballo se
comporta como un icono cómico para una audiencia contra Franco. El caballo no está
sobreviviendo el ataque del toro, y lo que está dentro del caballo está cayéndose haciendo
que la figura poderosa y representativa de toda España gane la batalla. Picasso también
juega con la importancia del caballo para Franco ya que éste solía lucirse montándolo y
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desfilando con importancia por las calles. Cuando disminuye al caballo, está criticando y
hundiendo a Franco.
Como hemos visto antes, Sueño y mentira de Franco no era muy parecido al estilo
común de Picasso. Las viñetas tenían características similares a las del Cubismo, pero la
forma era muy diferente. Picasso nunca había hecho unas imágenes o un cómic como el
que vemos aquí. Eligió este formato para decir algo importante; para transmitir un
mensaje en una manera accesible y menos formal. Las imágenes tienen contenido
político, pero están representadas con personajes reconocibles en las escenas cómicas.
Juntos, el humor y el cómic crearon una plataforma distinta para que Picasso pudiera
demostrar sus pensamientos. Un aspecto del humor es la tensión y contradicción a la que
Picasso accedió con su exploración de estilos. En su creación de cuadros pequeños entre
la tira, “the bodies depicted within this frame appear to strain at its edges, resulting in a
sensation of tense spatial containment, as if the figures might spread out laterally if it
were not for their rectangular circumscription” (Fisher, 114). El marco contiene toda la
acción en los cuadros; el dibujo está dentro de cuatro líneas que representan los confines
de las situaciones. También, el marco de cada cuadro limita la información y el mensaje a
las dos planchas, y permitía que Picasso pudiera enfocarse más en su opinión. Picasso
tenía el poder de definir estas líneas, y de crear su propio pensamiento a lo mejor con la
intención de empoderar a su audiencia también para que piense en sus decisiones y
afiliaciones políticas. Las imágenes permitían a Picasso “poner en contradicción su
pensamiento con el pensamiento universal” para intentar afectar las opiniones de la gente
española (Catalá-Carrasco, 26). Era necesario que el arte sonsacara reacciones de la
gente, y que las contradicciones llevaran atención a la situación de España. Picasso
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representaba la tensión de las varias opiniones con una variedad de escenas y sus
símbolos. En el cambio a humorista y dibujante, Picasso adoptó una posición de narrador
y podía “esterioriza o seu análisis amostrándonos somente os elementos escollidos por il”
(Catalá-Carrasco, 33). Todo el poder está en las manos del artista; esta vez Picasso
decidió usar este estilo nuevo y distinto para representar sus pensamientos.
En su creación de humor en el cómic y en las imágenes, la omisión de colores en
los dibujos añade al efecto sarcástico y cínico. Sin colores, la audiencia tenía la
posibilidad de enfocarse más en el sujeto de las viñetas sin distracciones. El contenido
parece más natural y más bruto, infundiendo un sentido de realismo en todos los cuadros.
Todo se ve en negro y blanco, en una manera representativa de las noticias. La
información tiene un sentido de veracidad como en un periódico. Como en su obra
Guernica, Picasso recibió su información desde las noticias y fuera del país. Las viñetas
recobraban esta sensación, también; podían ser dibujos en un periódico. Había otras
formas y representaciones de las noticias durante el año 1937, como La Ametralladora
(figura 5). Era un ejemplo de una revista española de humor gráfico publicada entre 1937
y 1941 que era producida para los soldados en la guerra civil. La revista tenía dibujos y
comics parecidos a los de las viñetas, y utilizaba un humor más atrevido. Una
ametralladora hacía referencia al arma que los soldados tenían; la revista se enfocó en los
soldados como una revista de combate. Pero en contraste con la obra de Picasso, La
Ametralladora apoyó al gobierno de Franco y era la propiedad de la Delegación del
Estado para la Prensa y Propaganda. Con este otro ejemplo, se puede ver el impacto y la
importancia de la propaganda, y las razones a favor de utilizarla. También, es posible ver
la facilidad de informar con el uso de un cómic y la diversión que viene de este estilo. La
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propaganda funciona mejor con el humor y es más fácil entenderla y Picasso la usó
oponiéndose a la posición que representaba La Ametralladora.
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CAPÍTULO 4
Visible en Sueño y mentira de Franco son temas del sexismo, la masculinidad y
los conflictos entre los géneros sexuales. En muchas de las viñetas existe un ejemplo de
uno de estos temas y Picasso utilizó la figura de Franco en muchas para propagar la idea
del sexismo. Franco aparece en posiciones típicamente masculinas o en otras más
femeninas; él lleva ropa de mujer en una viñeta, pero tiene un pene grande y visible en
otra. Cabe notar la paradoja sino la contradicción que conlleva una crítica a la
masculinidad de Franco basada en la feminización de la debilidad y lo ridículo. Es
importante considerar el contexto de España durante esta época y la historia del
machismo en el país. También, se puede ver un efecto de las costumbres de Francia en el
arte de Picasso, porque él estaba viviendo en Paris durante la Guerra Civil. Como
resultado de la influencia de los dos países, Picasso tenía una idea de la sexualidad
distinta de la de mucha gente en España. En España, existía y sigue existiendo una
historia larga de sexismo y machismo, y afectaba los papeles de los géneros sexuales en
la sociedad. Picasso utilizaba estas ideas para seguir criticando a Franco y para hacer una
declaración.
Aunque España tiene una historia grande en cuanto al machismo, nos
enfocaremos más en la época de la Guerra Civil y los papeles del hombre y la mujer en
ese momento. España siempre ha sido un país con mucha influencia de la Iglesia Católica
y un país con mucho machismo. El cuerpo ha sido tabú a causa de la Iglesia y sus
enseñanzas, y las ideas sobre la sexualidad no han sido muy abiertas. Durante los años
treinta, los hombres tenían una posición más alta en la sociedad; podían trabajar fuera de
la casa y tenían más poder en sus casas y entre sus familias. Las mujeres enfrentaban
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mucha represión; ellas tenían que estar en las casas y no tenían mucho poder fuera del
campo doméstico. Muchos hombres querían “devolver a las mujeres ‘al terreno de lo
privado y castigar la intromisión y transgresión que supuso la ocupación del espacio
público reservado al hombre tradicionalmente’” (noticias.universaria.es). Existía una
brecha entre los derechos de los géneros sexuales: ambos bajo la ley y las reglas tácitas
de la sociedad. Las mujeres eran relegadas a hacer las tareas de la casa y su función
principal era la maternidad. Durante la guerra, “se encontraron las mujeres … teniéndose
que adaptar a ser mujer y madre y dedicarse exclusivamente al cuidado de estos bajo la
moral católica del franquismo” (Michel). Los hombres demandaban la subordinación de
las mujeres; la mujer ideal era una del sacrificio y de la obediencia. Se le identificaba al
hombre con la razón y a la mujer con el corazón; los hombres “desarrollan sus
capacidades intelectuales y se forman para dominar y transformar el mundo, las mujeres
perfeccionan las sentimentales encaminadas a formarles en su papel de futuras madres y
esposas” (La mujer durante el Franquismo). Sólo podían trabajar mujeres solteras o
viudas, y en estos casos las mujeres tenían trabajos inferiores. La sociedad no les permitía
a las mujeres tener muchas oportunidades ni derechos, y eran inferiores a los hombres. El
machismo dominaba la sociedad durante esa época.
Un ejemplo durante la Guerra Civil de este machismo era una guía reproducida
del régimen de Franco de la esposa perfecta. Se componía de 11 reglas para que la mujer
pudiera mantener a su marido feliz, y para ser la esposa de sus sueños. Durante ese
momento, “la Falange hizo hincapié en la posición de las mujeres creando un manual de
la esposa perfecta … las tareas iban de la casa hasta las relaciones sexuales” (Michel).
Algunas de las tareas incluían cosas de la casa: preparar la cena, arreglar la casa, preparar
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a los niños. Otras tenían más que ver con la mujer, como ser interesante y bonita, sonreír,
escuchar, y no quejarse. Distribuyeron esta guía a las mujeres en España para colocarlas
en una posición inferior y para definirlas como productoras y reproductoras.
No todas las mujeres se rendían a los hombres y las reglas de Franco durante la
Guerra y la dictadura. Muchas se organizaron políticamente y manifestaron contra las
leyes y por sus derechos. Pero Franco no podía permitirles manifestar; muchas de ellas
sufrían a causa de la lucha. Con cualquier nivel de participación política contra el bando
nacionalista, ellas “sufrían las más terribles torturas. Eran obligadas a beber aceite de
ricino, golpeadas, escupidas, violadas, rapadas y paseadas por los pueblos para escarnio
público” (Recuperando Memoria). Había mucha violencia física contra las mujeres que se
habían implicado políticamente en la guerra. Pero existía mucha violencia contra el sexo
femenino en general, y “la represión del franquismo contra la mujer fue algo
institucionalizado, teorizado y permitido por las autoridades” (Recuperando Memoria).
Arraigada en el gobierno era la idea de represión contra las mujeres, y el machismo se
manifestaba más en el estado. Desde afuera del país, Picasso sabia de la violencia contra
las mujeres. La había visto durante su tiempo viviendo en España porque el sexismo y el
machismo no eran nada nuevo.
Picasso era un artista conocido por sus relaciones con mujeres. Picasso se casó
dos veces, y tuvo cuatro hijos con tres mujeres distintas. Pero Picasso tenía muchas
amantes durante su vida, y “at all periods of his life has been a lover” (Picasso y
Parmelin, iii). Siempre estaba involucrado con una mujer y estaba pensando en su
relación. Es posible ver el efecto de sus amantes en su arte y se dice que su arte cambió
con cada cambio de pareja. Un estudio de su carrera “without reference to one or another
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of his mistresses, wives, and models is inconceivable” (Freeman, 17). Es necesario pensar
en el estatus de su vida y su amante del momento. Empezando en 1935, Picasso tenía una
época tumultuosa en su vida con su esposa de 17 años, Olga Khokhlova, y su amante de
ocho años, Marie-Thérèse Walter. Walter dio luz a su hija, Maya, en octubre de 1935.
Khokhlova no sabía de la relación entre Picasso y su amante hasta el embarazo de Walter,
aunque Picasso ya estaba viviendo en un piso con Walter. Durante aquel año, “the
opposition of Khokhlova and Walter has been cited as the reason for the swings between
intense eroticism and violent hysteria in his Surrealist representations of the female
figure” (Cox, 80). Visible en la pintura de Picasso era un influjo de emociones, con
lágrimas y colores y cuerpos deformes. El arte de Picasso sufrió muchos cambios durante
aquel año, pero el tumulto siguió hasta 1936 cuando Picasso se enamoró de Dora Maar.
Walter se enfadó con Picasso; él empezó a involucrarse con otra mujer justo después del
nacimiento de su hija. Con cada mujer, las características de las figuras en sus obras
empezaban a enfocarse más en su musa y amante del momento. Es posible ver “the
coincidence of Picasso’s gripping motif and the turbulent times in his personal affairs”
(Freeman, 14) en la mayoría de sus obras durante estos años. En 1937, durante un intento
de encontrar un motivo para expresar sus sentimientos de angustia y tristeza, Picasso
encontró la mujer que llora.
Las lágrimas artísticas empezaban a ocurrir en muchas obras de Picasso que se
enfocaban en las mujeres después de 1937. En Sueño y mentira de Franco, las últimas
cuatro viñetas tienen una representación de una mujer afligida. Pero la mujer que llora era
un tema central en muchos retratos y obras de Picasso, y las características de cada figura
cambiaron con el cambio de mujer en su vida. Picasso la utilizó como “[a] metaphor to
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express the intensity of his feelings over events in Spain” (Freeman, 168). Una mujer
llorando representaba una imagen más memorable y emocional que otros temas e
imágenes. En relación con los estereotipos de los géneros del momento, “the weeping
women resonate with social and political messages” (Freeman, 130). Eso tiene que ver
con el papel de género en el arte, que el arte tiene el poder de crear emoción y utilizar los
estigmas para compartir un mensaje. Como hemos visto, la mujer representaba los
sentimientos y lo maternal en España. Picasso no era el primer artista en utilizar esta
figura, “the reverence for women, particularly mothers, in devoutly Catholic Spain, made
them a particularly sympathetic motif in a forum, like the pavilion, designed to sway
viewers’ passions” (Freeman, 85). Un papel de la mujer en el arte consistía en mostrar
emociones y decir la verdad. La mujer representaba el lado más sumiso y consciente, y
tenía más empatía, entonces los artistas la explotaban para cambiar opiniones y crear
sentimientos. La inferioridad de mujeres tenía un lugar en el arte también. Se las dotaba
de sexo y se las manipulaba en el arte.
En Sueño y mentira de Franco, Picasso representa a las mujeres en unas maneras
interesantes. Utilizaba las ideas de la masculinidad y feminidad, la sexualización, y el
machismo para crear una imagen de lo femenino. Aunque sólo cuatro de las viñetas
tienen dibujos con una mujer, hay otras viñetas que tienen conflictos de géneros sexuales
o ideas de sexualidad. Por un lado, Picasso atacaba a las mujeres por su sensibilidad y
posición inferior. Las utilizaba para disminuir la masculinidad de Franco y para comentar
en el poder de los hombres. Pero, por otro lado, las representaciones de las mujeres en las
últimas viñetas tienen mucho poder en las imágenes que desarrollan. También, Picasso
sexualizaba a las mujeres en su arte, y jugaba con el deseo y lo erótico. Las imágenes
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demuestran “the heterosexual male artist’s struggle between the erotic desire to fully
possess the model by re-creating them on canvas, and the recognition that this
transfiguration will deprive her of the eroticism of a real, physical body” (Fisher, 109).
Exista una tensión entre el artista y las mujeres como su sujeto, que incluye un abuso de
su inferioridad y posición en la sociedad. Picasso tenía un punto débil para las mujeres,
pero no se contenía con su desestabilización en las viñetas. Para que representara la
verdad, “it was necessary for the pictorial expression to be horrible, for the outlines to
weep, for the discolored to be one of sadness, for the whole to be a penetrating clamor –
tenacious, strident, and eternal” (Freeman, 61). Pero como consecuencia de esta
representación, la imagen de la mujer sufría.
En la segunda plancha de esta obra, estas imágenes de las mujeres reflejan más en
las ideas de lo femenino. Las cuatro últimas viñetas son diferentes de las demás, y son las
únicas que tienen imágenes de una mujer. No son directamente relacionadas con el tema
de Franco, pero demuestran los impactos de la guerra civil y su dictadura. Las figuras
están llorando, en posiciones de aflicción, y con sus niños. En contraste con las imágenes
de Franco que enfatizan al machismo, estos dibujos demuestran lo opuesto y el lado más
crudo y delicado. Tienen “a dramatic emotional content” más fuerte que las viñetas de los
hombres (Freeman, 168). Aunque todo el país estuvo en guerra, los oficiales del ejército
y los ciudadanos tenían experiencias diferentes. Aquí, Picasso utilizaba a las mujeres para
representar la gente normal durante la guerra. La mayoría de los hombres ya se habían
ido a luchar, y las mujeres se quedaban en sus casas y pueblos. Pero las mujeres también
eran afectadas por la guerra; tenían que cambiar sus vidas y desempeñar papeles
diferentes. Estas viñetas sólo están en negro y blanco, y son mucho más sin refinar. Las
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cabezas indican lo sentimental y las emociones; están elevadas hacia el cielo en una señal
de lo indefenso y de tristeza. Picasso demuestra el pelo de las mujeres en una manera
muy natural que ocupa mucho espacio en los cuadros. El pelo expresa la falta de
refinamiento en las vidas de las mujeres en este momento, “the criteria for beautiful and
ugly, dirty and desirable is what we see as such” (Clair, 113). Pero, también es una
representación y énfasis de su naturaleza femenina. Además, la inclusión de niños en
estas imágenes representa la expectativa de mujeres a ser madres. Picasso juega con la
perspectiva maternal de las mujeres; que deben proteger a sus hijos y sentir más
emociones. Los niños representan los efectos peores de la guerra: las muertes de personas
inocentes y la destrucción de familias lo cual pone en tela de juicio todo el sistema de
pensar católico y de la falange apuntando a su hipocresía. Picasso utilizaba la imagen de
una mujer, y a veces con niños, para crear un impacto más fuerte. Si hubieran sido
imágenes de hombres en estas posiciones más femeninas, no habrían sido tan reales o
eficaces.
En combinación con las últimas cuatro viñetas, Picasso añadió más al estereotipo
de las mujeres con la imagen de Franco vestido como una mujer. La viñeta número cuatro
representa a Franco llevando una falda y un abanico, con una mantilla y una peineta en su
pelo. Su ropa es ropa tradicional española, que los españoles suelen reservar para fiestas u
ocasiones especiales. Son cosas tradicionales de España, que tenían que ver con sus
costumbres y las líneas estrictas entre la mujer y el hombre. Estos símbolos juegan con
los papeles tradicionales de España, y la ironía de un hombre machista llevando un
vestido y ropa de una mujer. Picasso está criticando a Franco con su exceso de poder y
masculinidad, y por eso le vistió a Franco en ropa de mujeres. También, Picasso está
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feminizándole para reprocharle su masculinidad en general. La imagen lleva un
sentimiento de Franco como un cobarde porque está escondiéndose disfrazado de mujer,
y como alguien que no tiene muchas responsabilidades y presencia amenguando al
mismo tiempo el poder de la mujer. Franco pierde su poder y estatus cuando se parece a
una mujer, y Picasso utiliza la feminidad para destrozar la imagen típica de Franco. Las
viñetas expresan los dos lados extremos de la gama de sexualidad; Picasso criticaba el
exceso de masculinidad que tenía Franco, pero su manera de insultarle es acentuar sus
aspectos femeninos y mostrarle como una mujer. Pero Picasso utilizó un tipo femenino
exagerado para representar a Franco. No todas las mujeres vestían en la ropa tradicional
española; la ropa diaria de muchas mujeres no era tan tradicional o festiva. Por eso, se
puede ver que Picasso decidió poner a Franco en ropa más femenina y menos cotidiana.
Picasso utilizó el papel y la idea de las mujeres para disminuir la hombría de
Franco. Aunque Sueño y mentira de Franco era un trabajo de resistencia y dijo mucho
sobre el contexto político de España durante la guerra, la obra también demostraba
mucho del contexto social y de los géneros. Picasso creó resistencia contra Franco como
político, pero estaba disminuyendo un sector de la sociedad: el de las mujeres. Él usó este
sector para asentar la masculinidad de Franco, y, al hacer esto, ridiculizó a las mujeres en
general. La obra representa una obra beneficiosa para el bando republicano y la política
del país para luchar contra Franco. Pero las imágenes no ayudaban a la lucha de las
mujeres contra el machismo de España al reproducir los estereotipos de la mujer como
ser y del hombre cobarde y “poco hombre” como una característica femenina: el hombre
“sin huevos” es una mujer.
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Se puede ver la característica del machismo en la figura de Franco. Durante la
Guerra Civil y la dictadura, Franco era el líder del país y del gobierno. Existía (y todavía
existe hoy en día) una noción de hombría y de machismo que era desenfrenada en el
gobierno y los hombres importantes del país. Franco tenía mucho poder y representaba el
machismo y la grandeza de los líderes de España. Pero la noción del liderazgo tenía
mucho que ver con la idea de masculinidad; una persona en poder solía tener
características más masculinas y menos femeninas. No había muchas mujeres en
posiciones directivas, ellas siempre eran demasiado dulces, maternas y sentimentales. La
idea de ser fuerte siempre estaba asociada con una idea de la masculinidad.
Siguiendo con estas ideas, Picasso utilizó otras imágenes que contribuyeron a
propagar al machismo de Franco. En su vida diaria, Franco se representaba a sí mismo
montando a caballo, llevando una lanza y armas, entre otras cosas. Estos objetos le
ayudan a Franco a asentar su imagen como un hombre de poder; son objetos que
enfatizan la masculinidad y las ideas de machismo. En muchas de las viñetas, Franco
tiene mucho que ver con la figura del soldado, con temas del ejército. Franco era un líder
del bando nacionalista y de su ejército, y durante esta época, “la defensa de la noción fue
una idea presente y operativa en la construcción de identidades masculinas” (Aresti, 65).
Una persona involucrada en actividades militares tenía una identidad más masculina; las
ideas de llevar armas y luchar eran representativas de los hombres. Las mujeres no tenían
el derecho de luchar así, entonces los símbolos militares representaban más a los
hombres. Como ejemplo, la figura de Franco era vista en una manera más masculina por
su papel en el ejército. Picasso intentaba disminuir esta posición con un énfasis excesivo
en los objetos típicos de un soldado. El caballo es un símbolo masculino en la mente
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militar, pero las viñetas crean una idea del caballo como un objeto sexualizado y menos
poderoso. También, Picasso representaba las armas en maneras cómicas y menos serias
arrebatándoles el poder que se les atribuía. A veces las armas son de tamaños extraños o
no son llevadas en una manera normal, como la arma en las viñetas números siete y
nueve. Los símbolos militares en las viñetas enfatizan más la masculinidad de Franco,
pero con el propósito final de disminuirla.
Picasso incluía otro ejemplo de las ideas de masculinidad en los animales en las
imágenes. Las viñetas mencionan la sexualización de los animales y cómo les representan
a los humanos, también. Aparecen animales en ambas planchas de la obra, pero en las
viñetas números uno, cinco, siete, ocho, nueve, once, doce y trece específicamente.
Picasso dibujaba caballos, toros, serpientes y un cerdo. Un tema popular en el arte de
Picasso, y algo que le interesaba mucho a Picasso, era la corrida de toros en España como
ya lo mencionamos. Por eso, muchas de sus obras tienen ideas del machismo, la justicia,
la inhumanidad, y la violencia. En esta obra, el toro añade a las ideas del género y del
sexismo. El toro es un animal masculino, que representa la fuerza y protección. Es un
animal que lucha, y suele ser un líder entre otros animales. El uso de un toro en esta obra
de arte se relaciona al tema de Franco con los sentimientos del animal: la brutalidad, el
peligro y la masculinidad. Además, Picasso utilizaba una yegua para representar lo
contrario. La yegua es un animal más racional, amable y tímido. También es un tema
repetido en el arte de Picasso, y “la yegua es una metáfora picasiana de la mujer que le
acompaña y es su musa artística” (Lorente, 35). Representa a las mujeres y la parte
femenina, con un sentimiento más maternal. Pero incluido en Sueño y mentira de Franco
hay la escena de la que hemos hablado con una lucha entre un toro y una yegua en la
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viñeta número catorce. En esta escena, se encuentra con una yegua en el suelo, gritando
con su estómago quebrado en dos partes. Hay un toro atacando a la yegua, y hay banderas
y cosas cayéndose del estómago. Los dos animales juntos crean una lucha y un abrazo
sexual. En la imagen, el toro “thrusts his horn into the belly of the mare, split into a
feminine sex-oval, this mare who, even in death, plays the flirt” (Claire, 115). En esta
interacción, lo masculino domina lo femenino; la yegua con su cuello erecto y sangriento
llora debajo el toro. La yegua demuestra la dominación de lo masculino en la sociedad y
la sangre que sale del género femenino. Picasso sexualizó la yegua para desmitificar la
situación humana con los símbolos de los animales. Sin impactos de los humanos, los
animales tienen una naturaleza diferente. Aunque la yegua está sexualizada, “animal
behavior is a law of nature” y no es posible controlarlo (Wilson, 3). Las acciones de los
animales representan los instintos más básicos de la humanidad, y tienen mucho que ver
con los humanos. Picasso utiliza los animales para reducir la situación a una que es más
comprensible para mucha gente.
Con esta yegua, y también con la imagen de la mujer, Picasso utilizaba símbolos
unificadores que toda la cultura de España podía entender. Todo el país reconocía estas
imágenes, sin considerar su posición social o sus ideologías políticas. Picasso quería ir
más allá de todas las opiniones y convicciones de la gente, para que todos entendieran su
mensaje y la idea de una España unida por la cultura.

36

CAPÍTULO 5
En combinación con las dos planchas de viñetas, Picasso escribió un poema
también titulado Sueño y mentira de Franco. El poema era incluido en el folio final de la
obra, y era del estilo surrealista que era común durante los años 1936 y 1937. Incluía
temas de la guerra, imágenes verbales del sufrimiento, y descripciones del terror y
pánico. Este poema no era el primero; la poesía de Picasso empezó en el año 1935, unos
años antes. Aunque “he always had jotted down – in his notebooks, on scraps of paper –
whatever images or thoughts came to his head,” su poesía era distinta (Daix, 234). Con el
tumulto de la vida de Picasso y de la situación en España, el artista recurría a la poesía
como otra manera de expresar sus emociones. Pero sus poemas eran parecidos a su arte
en algunas características. Sus escritos “in continual gestation like his paintings, have the
structure of a collage, with elements stuck in here and there” (Fisher, 18). Los poemas no
tenían estructuras muy típicas de otra poesía, y había gente preocupada por su desvío
hacia la literatura al principio. Era un tipo de arte inexplorado por el artista, pero Picasso
encontró una forma de expresión en las palabras. Casi toda la poesía de Picasso era
poderosa y podía evocar un sentimiento de horror, como el poema de esta obra.
Como hemos discutido anteriormente, la vida del artista durante los años treinta
sufrió muchos cambios y fue tumultuosa. Para entender la transición de Picasso a la
poesía, es necesario saber más de su contexto personal de esta época. Su separación de
Olga, su esposa, y sus aventuras con otras mujeres le impactaron mucho. También, su
preocupación con el crecimiento del fascismo y la guerra civil española tuvieron un
impacto grande en su vida. Antes del año 1936, “Picasso was in the midst of a personal
crisis, which precipitated his own turn to poetry” (Cox, 27). La intranquilidad en su vida
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necesitaba una forma nueva de expresión. Picasso descubrió que podía utilizar palabras
para crear arte y reflexionar en sus sentimientos. Como artista, no quería retener sus
opiniones y emociones. Escribía “no para ser un poeta, sino porque es poeta, y para
completar la expresión de la realidad obligado por su afán inconmensurable de
sinceridad” (Sabartés, 89). La poesía tenía sentido como una representación de la
franqueza y claridad que Picasso compartía en sus obras. El enfoque en la poesía
señalaba la importancia que Picasso ponía en transmitir ideas y mensajes.
Picasso aprovechaba el poder de las palabras escritas y la lengua con la creación
de su poema. Un poema puede tener un tipo de magia escondido en sus palabras. Con un
poema, el lector tiene que utilizar su imaginación y crear una imagen en su mente. Una
parte del arte y talento del escritor es jugar con las imaginaciones de su audiencia. El
escritor puede jugar con las imágenes imaginadas y con el impacto sentido por los
lectores ya que una parte de la poesía es el poder del lector en crear su propia imagen; la
audiencia es capaz de formar una obra de arte en su mente. Para un artista como Picasso,
hay poder también en las capacidades de palabras en contraste con su pincel. En su
mente, “too many contradictions dwell … his brush cannot keep up, only writing allows
him to compress onto a single page the myriad sensations, feelings, images overlapping
with memories” (Clair, 107). Las palabras pueden coger la forma de un laberinto, con
muchas conexiones y relaciones. Es como si el texto tuviera muchos cuentos
entrelazados, con el poder de compartir muchos sentimientos y mensajes. Picasso ha
montado una colección de hilos, de sentidos y sensaciones. El lector tiene la oportunidad
de alcanzar a ver dentro de la mente del artista y entender más de sus intenciones. Existe
mucho poder en la escritura para ayudar al artista y a la audiencia en crear una obra.

38

Picasso entendía este poder y lo utilizaba para facilitar el conocimiento de su mensaje,
pero también para facilitar la expresión de sus ideologías. La poesía contiene su mensaje
en una manera distinta. En una imagen, existe una explosión visual cuando los mensajes e
ideas salen del cuadro. Pero en el poema de Picasso, el contenido sigue impactándole al
lector después de leerlo. La forma automática nunca termina, y el poema no para de
compartir mensajes e imágenes. El poema no tiene un cuadro delineado para contenerlo,
y la explosión de información dura más.
El poema de Sueño y mentira de Franco fue incluido en el folio final de la obra,
con una copia en español y una en francés. Originalmente, Picasso lo escribió en español,
con un estilo parecido a un monólogo interior. Empezó a escribir el poema casi una
semana después de empezar las viñetas. Las palabras tienen “a style that mixes an
unpunctuated stream of consciousness with a flood of bizarrely juxtaposed images” (Cox,
106). Aunque la obra está escrita, Picasso conjura imágenes con sus palabras y las
descripciones. De algún modo, el poema es como una representación escrita de las
viñetas y hace referencia a algunos de los mismos temas. Hay menciones de la guerra,
lágrimas, animales, y más. El poema “was an intuitive text, produced in one draft
without revisions … it included several references to cries, but it also contained sordid
stream-of-consciousness summations of the realities of war” (Freeman, 73). No hay ni
oraciones completas ni mucha puntuación, y a veces las frases no tienen mucho sentido.
En la copia original del poema, Picasso incluyó un dibujo de la cabeza de una mujer
reclinada, con muchos colores, y lágrimas mezclándose con su pelo. El poema y toda la
página crean un sentimiento de angustia y confusión. Los dos son representativos del
contexto de España en 1937. Con la traducción al francés, Picasso podía compartir su
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mensaje con más personas y mostraba su poder de la lengua. Su poesía era algo más
profundo e importante, y su inclusión en esta obra demuestra los sentimientos verdaderos
del artista.
Sin embargo, Picasso veía ambas las semejanzas y las diferencias entre la poesía y
las artes plásticas. Ambas eran consideradas como un tipo de arte, pero eran vistas
diferentemente en la sociedad. Picasso tuvo su arte visual y su poesía, pero mezclaba las
fronteras entre las dos cosas. A veces, su escritura aparecía como una obra de arte, y otras
veces su pintura utilizaba letras y propiedades de la escritura. Cuando Picasso escribió
algo, “the graphism of his letters and the way they were placed on a page were also a
deliberate, visual creation” (Daix, 234). Las palabras se transformaban en imágenes y
arte, y creaban algo visual. Con su posición como artista, explotaba los beneficios de las
opiniones de ambos grupos. En contraste con artistas visuales, “poets offered what
Picasso regarded as a much deeper appreciation of his work as a visual artist and, perhaps
more importantly, he believed in their understanding of the nature of art” (Cox, 27). Los
poetas hubieran entendido mejor el significado de Picasso, porque tenían un
conocimiento más profundo del arte. Especialmente durante una época de transiciones,
los poetas podían usar este conocimiento para captar la intención de su arte. Para que
Picasso tuviera todas las maneras posibles de expresarse, la poesía completaba su círculo
de talentos. Cuando no tenía la capacidad de hacer lo que quería con el arte visual, un
poema era “pintar o escultura en lo que no se puede pintar ni modelar” (Sabartés, 89).
Ofrecía a Picasso una opción distinta para crear arte y expresar sus pensamientos con
palabras. Picasso entendía la relación entre la poesía y la pintura, y elegía con intención
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utilizar un poema para decir lo que quería decir y también para crear un impacto grande
sobre su obra completa.
En cuanto al folio completo, el poema y las viñetas juntos crean una obra más
impactante y poderosa. Aunque cada parte puede ser su propia obra, las dos tienen un
diálogo y funcionan para apoyar al propósito de Picasso. Picasso conocía las diferencias
entre los dos tipos de arte, pero entendía la autoridad de una combinación de ambos. La
intención del trabajo podía llegar a más gente, a una audiencia más grande, a causa de la
variedad. Los seguidores de su poesía verían su arte visual, y los seguidores de su arte
visual verían el poema. También, las palabras escritas ayudan las viñetas con sus
descripciones y emociones agresivas. Solo una combinación de “sentimientos de este
calibre podía haber tenido como fruto una expresión del horror tan elocuente” (González
Ángel, 227). Después de tener la experiencia de la obra, se puede sentir tensión de todos
lados. Existe una tensión entre los tipos de arte, y en el mundo más grande. En la obra,
“Word and image do not form a mutually reinforcing whole. Instead, they dialogue,
circumvent, and struggle against one another as if partners in an ongoing match” (Fisher,
59). Los gritos del poema y las caras y lágrimas de las mujeres en las viñetas actúan
juntos para seguir la conversación. Pero la naturaleza de la escritura contrasta con los
cuadros definidos de las imágenes para expandir lo que era impactado por la situación del
momento. Enfatizan la tristeza y los horrores de la guerra, y le echan la culpa a Franco y
su banda del gobierno. Picasso escribe del ‘caballo abierto de par en par al sol que lo lee
a las moscas’, y hace una referencia a los efectos de una lucha y las repercusiones de
luchar. También, el caballo se refiere al pueblo español y la gente sin poder, y demuestra
la injusticia contra estas personas indefensas. ‘El ataúd relleno de chorizos y de bocas’
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representa el hambre de la gente y la muerte constante en el país. Las palabras
representan los efectos de la guerra y la crueldad de esta época.
Aunque muchas veces la poesía de Picasso está clasificada como escritura
surrealista, exploraremos el poema más como una parte del movimiento Dadaísta.
Picasso escribió durante la época del Surrealismo, pero también tuvo mucha influencia de
los Dadaístas. Ambos movimientos eran conocidos como una combinación de formas de
arte y por un estilo automático en la escritura. En su poesía, Picasso utilizaba un estilo
automático con frases largas y palabras irracionales. Sin pensar en los temas y la relación
con las viñetas, el poema consiste en palabras aleatorias y oraciones incomprensibles.
Picasso empezó a escribir con pensamientos libres e irracionales, como en la primera
frase, ‘Fandango de lechuzas escabecha de espadas de pulpos de mal agüero estropajo de
pelos de coronillas de pie en medio de la sartén en pelotas’. Picasso habla de animales y
comida y utensilios, en un formato largo y continuo. Una lechuza y una espada no suelen
tener lugar en la misma frase, especialmente en combinación con una sartén y pelotas.
Picasso decía que todo lo malo cae dentro del mismo mundo, porque la guerra está entre
toda la sociedad y entre iguales. Palabras parecidas reaparecen en todo el poema, con
otras combinaciones de palabras relacionadas con comida, guerra, acciones, etc. ‘las alas
rotas rodando sobre la tela de araña del pan seco y agua clara de la paella de azúcar’ tiene
referencias a una paella de ingredientes incorrectos, a alas desconocidas en una telaraña
hecha de pan seco. La frase no tiene sentido común y es incomprensible. También, estas
frases no tienen una estructura normal y son largas y automáticas. El texto es de “forma
violenta, escrito según los preceptos de la escritura automática, con la creación de las
asociaciones más libres posibles o incomodando al lector con una sintaxis poco
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estructurada y aliteraciones guturales y vibrantes” (González Ángel, 234). Es como si
Picasso dejara su lápiz sobre el papel y empezara a escribir. Los pensamientos vienen del
inconsciente en un proceso fluido. Se puede ver el inconsciente en el uso de objetos
normales haciendo cosas irregulares, como cuando ‘la calle sube a las nubes atada por los
pies al mar de cera que pudre sus entrañas y el velo que la cubre canta y baila loco de
pena’. En el movimiento del Dadaísmo, la literatura suele ser una sucesión de palabras y
letras en la que es difícil encontrar lógica. Picasso seguía este modo de escribir y utilizaba
ideas inusuales. Provocaba al orden establecido del mundo y de la sociedad española,
como el Dadaísmo lo hizo en reacción a los horrores de la primera guerra mundial.
Además, el estilo dadaísta le daba a Picasso la oportunidad de señalar los
impactos de la guerra civil: la brutalidad, la tristeza, los gritos, y la destrucción de
sociedad y cultura. Para entender mejor la naturaleza durante una guerra y los efectos que
impactan a toda la gente, el poema no para de proveer ideas pavorosas e imágenes
terribles. Picasso habla de cómo ‘las llamas se muerde los labios de la herida’, y ‘la salsa
de la tinta derramada en las gotas de sangre que lo fusilan’. El poema “evokes tumult and
subversions, but also denounces the suffering in a great sequence of cries” (Goeppert,
82). En su relación con el Dadaísmo, Picasso se manifiesta contra los principios, las leyes
de la lógica, y lo universal, preceptos que dieron lugar a la guerra. Utiliza su poema para
cuestionar la existencia del arte y la literatura, y las normas sociales. Con la sarta de
palabras y frases largas, el lector siente una confusión y un sentimiento de pánico. Frases
como ‘rapto de las meninas en lágrimas y en lagrimones’ transforman la imagen positiva
y cultural de las meninas a algo negativo e inusual. Picasso crea una confusión con esta
transformación de un icono de la cultura y riqueza de España. El lector recibe una
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sensación de tensión visible en las palabras, y así, en España. El Dadaísmo tiene una
inclinación hacia la muerte y la negación, y se pueden ver estos temas en el poema con
las sombras, los gritos, las rupturas, el abuso, la sangre, las armas, etc. La frase, ‘La rabia
retorciendo el dibujo de la sombra que le azota los dientes clavados’ representa la duda y
lo fantasioso visible en la obra. Los temas del horror, lo ilógico y la impureza se
relacionan con el Dadaísmo, y son representativas de la poesía de Picasso. El poema tiene
un aspecto más fuerte en su “composición [que] también es testigo del horror, pero ahora
el lector se enfrenta al terror sin el paliativo humorístico de la sátira de [la figura de
Franco]” (González Ángel, 235). Además, se puede ver el impacto del Dadaísmo en la
combinación de materiales e ideas en la obra: las palabras y el dibujo y la naturaleza de
collage.
Picasso trabajó en esta obra durante una guerra, y llevaba la realidad de la guerra
y violencia fuera de un sueño. Su arte tenía más que ver con las emociones, lo orgánico y
lo visceral de la vida. Esta obra se acerca a las del movimiento del Dadaísmo a causa de
estas emociones y la histeria de la situación del momento. Como el Dadaísmo, Picasso
utilizaba una manera muy franca de expresar la guerra y violencia; Picasso gritaba con
sus palabras e imágenes sobre los efectos de la guerra. Ambos llevaron las experiencias
como una herida abierta; expresaron la violencia por sus escrituras y arte, para que todos
pudieran verla. La escritura automática del poema depende de la intuición y la histeria y
está basada en las emociones y el subconsciente. Picasso expresaba sus sentimientos, y el
lector se siente impactado por la naturaleza directa de su expresión. El poema es una
respuesta a la incoherencia de una guerra, y lo que le pasa a la humanidad a causa de la
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lucha. Como los Dadaístas, Picasso pone en tela de juicio la noción de coherencia y la
falta de ésta durante aquella época en España.
Además del Dadaísmo, otras influencias importantes en la obra de Picasso eran
Francisco de Goya y Pedro Calderón de la Barca. Ambos son famosos en la historia de
España y en el canon del arte español, y le impactaron a Picasso en la producción de
Sueño y mentira de Franco. En la serie los Caprichos de Goya, el grabado número 43 se
llama El sueño de la razón produce monstruos y representa una persona durmiendo con
animales y monstruos en el fondo. En esta imagen, vemos que la fantasía que viene en el
sueño, fuera de la razón, crea monstruos y pesadillas. Pero sabemos que Los caprichos
eran una manera de criticar a la sociedad española, y en combinación con el título, se
puede ver que Goya quería denunciar la política del momento en España. Con la similitud
de los títulos, es posible ver que Picasso utilizara la palabra ‘sueño’ en una referencia a la
falta de coherencia y razón. La obra de Goya apela a las nociones de la ilustración, como
la razón y la sensibilidad. La razón debe ser más que el sueño y la vida normal, porque
cuando está fuera de los límites, esta razón tiene la capacidad de crear monstruos. En
Sueño y mentira de Franco, Picasso elimina la razón de las imágenes y de la situación, y
crea un monstruo en la figura de Franco. En las viñetas, “Franco is depicted as
monstrous, ridiculous: a priapic, wormy figure” (Wilson, 1). Franco está fuera de lugar en
la obra de Picasso, y no existe un hilo racional. Ambas partes de la obra carecen sentido y
coherencia. En La vida es sueño de Calderón de la Barca, una obra de teatro del año
1635, el autor se refiere a la situación humana y los misterios de la vida. Calderón de la
Barca se enfoca en el conflicto entre la realidad y el sueño. Él explica la vida como un
sueño, sin una distinción entre los dos y sin coherencia. Similarmente, Picasso trata de
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representar la situación de España durante la guerra civil como algo merecedor de ser un
sueño, una pesadilla. La obra representa lo absurdo del contexto y la naturaleza
incoherente de la situación. La frontera entre la realidad y el sueño es borrosa, y la
concepción de la vida es como un sueño.
Si se considera la obra completa, hay diferencias entre lo que el poema y las
viñetas enfatizan. Primero, el género sexual tiene un papel flagrante en las viñetas, pero
no en el poema. Como hemos visto en el capítulo cuatro, el sexismo y el uso de la
sexualidad es una parte muy importante y grande de las imágenes. Es una manera de
disminuir a Franco y ponerle en situaciones limitadas. Pero en el poema, Picasso tiene
referencias a géneros sexuales diferentes, pero no con el propósito directo de explotar las
diferencias. También, la noción de violencia es distinta entre las dos partes. En las
viñetas, Picasso contiene la violencia en los cuadros; no sale de la escena y solo afecta
una o dos personas. El poema no tiene un cuadro para contenerlo, las palabras están en la
hoja, pero la violencia se difunde por todas las frases. Picasso empieza en la primera frase
con la inclusión de la palabra “espada,” y la violencia y dolor siguen hasta la última frase
con “se rompe los dientes mordiendo el algodón.” El tema de la sección final es el grito,
y se pueden sentir la violencia por los “gritos de niños gritos de mujeres gritos de pájaros
gritos de flores,” etc. Picasso casi creaba más violencia en el poema, y “se vale de la
propia violencia para provocar al lector y abrirle los ojos, hacer que este tome conciencia
de la gravedad de la situación” (González Ángel, 230). Se puede ver la violencia en
muchos contextos, no sólo en algunas imágenes con la figura de Franco. La violencia en
el poema se aplica más al contexto normal y la vida cotidiana con las referencias a la
comida española (como chorizo, pulpo, y paella), el mar, los dientes, el perro como si la
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guerra fuera un asalto a la normalidad del país. Además, la referencia a Franco es
diferente entre las dos obras. El poema no se refiere directamente a Franco, pero las
viñetas utilizan su figura como la imagen central. Picasso alude en el poema a una fuerza
negativa en general, con las escenas caóticas y la violencia. Existen algunas metáforas
que se usan para aludir a Franco, como el “bacalao frito.” El pez del bacalao tiene un
estigma de una figura sospechosa y un cobarde, como Franco. También, Picasso utiliza
“las banderas que fríen en la sartén” para aludir al golpe de estado y la brecha que
creaban los nacionalistas. Franco intentaba quemar las representaciones de los
republicanos para ganar la guerra civil, y Picasso describía esta imagen. En las viñetas, es
más poderoso tener una persona conocida para crear un impacto visual más grande. No
sería tan fuerte en el poema incluir su nombre, porque era más común ver el nombre de
Franco escrito y no era posible cambiarlo como su figura visual. Aunque existe
diferencias en la obra, al contextualizar las dos partes juntas, el folio es más importante y
poderoso.
Con respecto a su estilo más común, el poema le permite a Picasso volver al
Cubismo. Las viñetas utilizan un humor y una sátira que no son características del
Cubismo, y el formato del cómic es algo distinto, también. La perspectiva de las
imágenes es parecida a una perspectiva pictórica tradicional, con un solo puntos de vista
de las figuras. Picasso no incluyó tantas formas geométricas como en su otro arte. Las
imágenes tienen un orden lineal, y no son vistas como ejemplos del Cubismo. Pero el
poema representaba una manera para que Picasso pudiera demostrar su alianza con el
Cubismo. El estilo es muy caótico, con varios puntos de vista y una mezcla de ángulos.
Las palabras le dan a Picasso una opción de crear muchas perspectivas y una
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desorganización. El poema representa una manera de fragmentar las ideas de Picasso; las
frases no tienen sentido, pero todo es el mismo plano y en el mismo poema. Se pueden
ver el Cubismo y sus características en el poema, y era la manera en la que Picasso volvió
a su estilo normal en contraste con el resto del folio.
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CONCLUSIÓN
“Le travail est une nécessité pour l’homme” (Sabartés, 38). Esta frase de su amigo
Jaime Sabartés describe bien la figura de Picasso. En su vida, Picasso produjo más de
50,000 obras. Él vivió una vida llena de arte, con un énfasis en el trabajo. El artista ha
dejado un legado enorme, con su arte y su vida. Sueño y mentira de Franco, aunque es
una de sus obras no muy conocidas, incluye muchos aspectos importantes de la vida de
Picasso. Es un ejemplo de sus exploraciones con muchos estilos de arte y representación.
Es un panorama de su vida durante esta época, y de la situación del momento en España.
El folio completo, con las dos planchas de grabados y el poema, tenía mucho significado.
Al principio, las imágenes iban a ser tarjetas de postales para compartir una parte del
mensaje. Cuando Picasso completó las 18 imágenes y el poema, el gobierno republicano
decidió mantener las tres partes juntas para crear un impacto más grande. Nadie iba a
recibir una postal en su correo, pero Picasso todavía iba a recibir reconocimiento.
Durante la misma época, se pueden ver algunos artistas que eran contemporáneos
de Picasso. Francia en el principio del siglo veinte era la sede de muchos artistas y
movimientos, y era un lugar para aprender. Una persona que aprendió mucho de Picasso
y llevaba el impacto del Cubismo a su país natal de México fue Diego Rivera. Rivera
pasó 14 años en Europa, y estudió en Paris cuando Picasso vivía allí. Al regresar a la
Ciudad de México en 1921, Rivera empezó a pintar murales con contenido político, y con
mucha influencia de Picasso. Rivera adaptó líneas grandes y perspectivas completas, a
veces con muchos puntos de vista en un cuadro. Un ejemplo de un mural de Rivera es La
historia de México en el Palacio Nacional de la Ciudad de México. El mural cuenta la
historia de la región de México desde la época de los Aztecas hasta la revolución y los
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años treinta en el país. Aunque el mural no es un cómic y no tiene mucho humor, Rivera
ha puesto su comentario político en el arte. Las figuras tienen emociones muy fuertes y el
mural cuenta una historia y también muchas opiniones. Aunque es preciso recordar que la
tradición de los murales precede la llegada de los europeos en México y que Picasso fue
muy influenciado por artes indígenas de muchos continentes, Rivera fue el impactado por
Picasso y el Cubismo y esto contribuyó a redefinir el movimiento de los murales.
En años más recientes, artistas modernos como David Hockney, Willem de
Kooning y Roy Lichtenstein han mostrado una influencia de Picasso. David Hockney, en
una forma más moderna, utiliza fotos de un polaroid en una secuencia sobrepuesta para
crear una imagen completa con muchos puntos de vista. A él le gusta el movimiento que
viene de varias imágenes juntas. También, Hockney creó aguafuertes basados en poemas,
parecido al Sueño y mentira de Franco. El uso de espacio y la combinación de técnicas
son influencias grandes de Picasso en el arte te Hockney. El artista Willem de Kooning
pintaba figuras parecidas a las mujeres llorando de Picasso, con muchas emociones y
colores similares. Los dos artistas utilizan líneas negras e intensas para delinear las
figuras. Las mujeres tienen un sentido de poder y sexualidad. De Kooning utilizaba
muchos aspectos parecidos a las obras de Picasso. Roy Lichtenstein ha hablado del
impacto grande de Picasso en su trabajo, y él también ha pintado Picasso en sus obras.
Algunas de sus obras son del estilo del Cubismo con varios puntos de vistas y figuras con
forma de bloque. A causa de su posición como una de las primeras vanguardias, muchas
de las siguientes vanguardias se inspiraron de ideas del Cubismo y las utilizaron en su
arte.
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Pero Picasso no era el primer artista en esta cadena de influencia. Como hemos
visto anteriormente, Picasso era influido por Francisco Goya y sus aguafuertes con
contenido político. Picasso seguía su legado grande, y muchos artistas después de Picasso
también se inspiraron de Goya. Estos artistas utilizan ideas más políticas, muchas veces
en la forma de un cómic o algo parecido a Los caprichos. Enrique Chagoya nació en
México en 1953 y ha producido muchos aguafuertes sobre los cambios de cultura. Los
aguafuertes tienen un estilo igual a los de Goya y representan temas de la sociedad de
manera crítica. Chagoya tiene interés en el activismo político y social, y quiere crear una
declaración crítica. Recientemente, el artista Sandow Birk de Los Angeles ha seguido el
legado de Goya con su arte. Birk discute ideas políticas, de guerra y cárceles, en la vida
contemporánea. En 1995, estudió los murales mexicanos- otro ejemplo de las
interconexiones de todos estos artistas. Birk tiene una serie de litografías que se llama
Trumpagruel y ofrece un comentario del presidente Trump de los Estados Unidos. En una
manera parecida a Sueño y mentira de Franco, Birk critica al presidente y sus acciones.
Se ven la influencia de Goya en las dos obras, con una crítica de la sociedad y la
naturaleza de su país. Ambos Picasso y Goya tienen un legado enorme en el mundo del
arte.
Sería posible estudiar Picasso y su arte por siglos. Pero cada obra representa una
parte pequeña de su vida y su mente, y algo del mundo en el momento de su creación.
Sueño y mentira de Franco demuestra algo de la sociedad española y la desarticulación
de la idea de un gobierno democrático. Picasso criticaba a Francisco Franco en una
manera cómica y satírica, y también hizo comentarios sobre el sexismo en España y la
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ridiculez de una política que dio lugar a muchos estragos y cuyo legado letal aun permea
la política de la España contemporánea.
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Sueño y mentira de Franco
Pablo Picasso, 1937
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